























vamos  a  mostrar  distintos  proyectos  como  resolución  a  una  serie  de 
necesidades  de  carácter  profesional  y  personal.  En  estos  proyectos  hemos 
aplicado  nuestros  conocimientos,  competencias  y  habilidades  adquiridas 
durante el Grado en Bellas Artes. 





















































Nuestra  intención  es  mostrar  en  la  presente  memoria  los  resultados 
obtenidos de nuestra formación en el Grado en Bellas Artes. Nos centraremos 
en  los  últimos  trabajos  realizados  en  todo  el  proceso  de  aprendizaje 
desarrollado durante los cuatro años. 
Creemos que en nuestro trabajo se aplican, se integran y se desarrollan los 






combinarlos  y  emplearlos  siempre  a  partir  de  una  fundamentación  teórico‐
práctica nos ha permitido desarrollar un proceso creativo personal. 
Éste  se  ha  centrado  en  la  reflexión  sobre  la  identidad,  el  cuerpo  y  la 
memoria.  Una  identidad  construida  por  aquellas  experiencias  que  están 
almacenadas en la memoria. Experiencias relacionadas con la naturaleza y sus 
elementos.  Jugar  con  raíces,  cañas  silvestres, hojas, barro, desechos de poda 
me ha llevado a generar trabajos de Site‐specific1 creados en el contexto en el 
que  deben  permanecer.  Lugares  que  he  podido  entender  poniéndolos  a 
prueba en los diferentes procesos de creación. 
Entendemos que nuestra formación se ha inscrito de manera general en la 
disciplina  de  escultura,  pero  el  interés  por  el  perfeccionamiento  nos  ha 
ayudado a crear y definir el perfil como profesional en muchas de  las  facetas 
de esta disciplina. 
Por  un  lado,  desde  diferentes  perfiles  profesionales,  hemos  disfrutado de 
propuestas  de  trabajo  que  solucionamos  a  partir  de  objetivos  acotados  por 
una  serie  de  necesidades  de  resolución  establecidas.  Por  otro  lado,  hemos 
podido  disfrutar  de  una  experimentación  en  nuestro  cuerpo  a  partir  de 
preguntas,  inquietudes,  dudas,  reflexiones  personales  que  han  ayudado 
durante la búsqueda de un discurso propio.  
Por esta razón, esta serie de trabajos los hemos dividido en dos partes en el 







han  ido  realizándose  de  forma  simultánea,  de  manera  que  la  experiencia  y 
habilidades  que  se  adquirían  en  los  encargos  repercutían  en  la  reflexión 
plástica y viceversa.  
En este momento de aprendizaje hemos tenido contacto con gran variedad 
de  asignaturas  que  nos  han  enseñado  cada  día  a  través  de  nuestra  propia 
experiencia  a  enfrentarnos  tanto  a  la  búsqueda  de  la  idea,  como  su 
materialización mediante el aprendizaje de los comportamientos que presenta 
cada proceso y cada material.  
Desde  experimentar  con  los  materiales  naturales  dentro  de  su  contexto 
original  sin  variar  su  campo  de  significación  y  con  intervenciones  mínimas, 
hasta  poder  combinarlos  con  otros  encontrándoles  una  nueva  ubicación  con 
una  nueva  significación  que  nos  ha  ayudado  a  tener  un  gran  abanico  de 





























en  dos  bloques  de  objetivos.  Por  una  parte  encontramos  los  objetivos 
generales como:  

















Esta  fase  de  aprendizaje,  además,  se  ha  visto  reforzada  por  diferentes 
visitas de campo a talleres de escultores como el artista y docente Vicente Ortí, 
visitas  a  emplazamientos  de  extracción  del  material,  procesado  y  uso  de 
materias  y  técnicas,  afines  a  las  requeridas  en  procedimientos  escultóricos 
como  la  cantera  de  Alcocebre,    la  fundición  de  Carlet  y  de  Alcoy,  y  otros 
centros de actividad artística.  
En  la  metodología  creativa,  nos  hemos  preguntado  sobre  el  punto  de 
partida de nuestro trabajo sobre el que hemos buscado información y hemos 






























encuentran:  Propuesta  de  construcción  de  la  Falla Mayor,  corbes  de  nivel,  e 
Infantil,  Las  +  altas  cimas  de  la  pobreza,  de  la    Falla  Avinguda    Tarongers‐
Universitat  Politècnica‐  Camí  de  Vera;  propuesta  escenográfica  para  el  café‐
teatro del Espai Rambleta con  la pieza  In  the  chAIR; propuesta de  imagineria 
religiosa  para  realizar  una  Santa  Cecilia;  y  propuesta  de  decorado  para  una 










lado  el  darle  importancia  a  los  temas,  que  ni  siquiera  en  fiesta,  la  sociedad 
debe olvidar. 
En estos monumentos pudimos participar sugiriendo ideas para el lema y su 
diseño,  así  como  en  la  parte  técnica  de  construcción  junto  a  profesionales 
artistas y docentes Jaume Chornet y Leonardo Gómez y el alumno de la ETSIE 
de  la UPV  Jordi Chornet. Además  interviniendo en  la parte sonora de  la Falla 
Mayor con los compañeros de la asignatura Taller de Arte sonoro, 2013/2014, 
y con los artistas y docentes Miguel Molina Y DeCo Nascimiento.  
La  Falla  Mayor,  con  título  corbes  de  nivell,  era  accesible  en  su  interior  y 
respondía a una forma piramidal de madera de chopo encolada y clavada, con 
una  estructura  central  vertical  cuadrangular  sobre  la  que  descansaban  doce 
partes que conformaban las paredes sobre las que asentaron trescientas balas 
de paja que la cubrían.   














“Corbes  de  nivell  es  el  lema  del monumento  grande,  compuesto  por  300 











del  espectador,  especialmente,  la  percepción  que  éste  tiene  del  espacio  y  el 
tiempo que ocupa. 
‐El  público  podrá  experimentar  directamente  haciendo  sonar  la  propia 
estructura de la falla pirofaraónica. Además, habrá otras formas de hacer una 
mascletà, como la "mascletà de palomitas y altavoces", de sentir el sonido en el 
cuerpo. Y durante  la  cremá se grabará por dentro  los  sonidos al quemarse  la 
falla  al  tiempo  que  se  hacen  saltar  miles  de  palomitas  por  el  aire  como 









alimento  y  renovación  con  crítica  y  humor‐  según  explica  el  profesor Miguel 
Molina.  
La Falla  Infantil  está hecha con  los  restos de madera de  la grande. Con el 
lema Las + altas cimas de la pobreza , las pequeñas esculturas que conforman 
esta cima de la miseria van haciendo su propia pira, en la que arderán. Cientos 












Escuela  Técnica  Superior  de  Ingeniería  de  la  Edificación  (ETSIE)  de  la 
Universidad Politécnica de Valencia. 
Si algo hemos aprendido tras realizar ambas fallas ha sido a crear grandes 
estructuras  de  madera  y  sus  diferentes  tipos  de  ensamblaje,  a  mejorar  la 
técnica del modelado y de moldes, a seguir ejercitando la capacidad creativa e 
innovadora  en  la  resolución  de  problemas  técnicos  y  estéticos;  también  a 
poder  hacer  partícipe  a  variedad  de  gente  en  algunos  aspectos    estéticos  y 
sobre  todo  a  tener  la  posibilidad  de  integrar  diferentes  propuestas  que 
marquen diferencias respecto a la tradición. 
Dentro  del  desarrollo  que  engloba  todo  el  proceso  de  construcción,  nos 







En  primer  lugar  se  hizo  la  puesta  en  común  de  ideas,  resultando  como 




Para  ello,  se  construyó  una maqueta  a  pequeña  escala  de  50cm  de  lado 
sentado  sobre  la  base  y  por  50cm  de  alto  desde  el  centro  del  pie  de  la 
estructura  y  a  partir  de  sus medidas  y manteniendo  la  relación  entre  altura, 
base y lado (arista), cambiamos de escala.  




Para  conseguir  una  estructura  rígida  y  ligera  se  recurrió  a  realizar 
estructuras  triangulares  con madera de chopo,  clavada y encolada,  reforzada 
en algunos puntos con madera de pino. 
Para  amarrar  todas  estas  partes  laterales  de  la  pirámide  a  la  pequeña 
estructura  piramidal  superior  de  la  estructura  central  se  construyeron  unos 
enganches de metal en forma de garfio que descansarían sobre ella. Después 
con  otros  hierros  en  forma  de  “L”  se  unieron  los  diferentes  laterales  que 
conforman las aristas. 
Una vez montada en el lugar indicado y con treinta sacos de arena en el pie 
de  la  estructura  central  para  evitar  que  venciera por  el  viento,  se  abordaron 
con pequeñas estacas el problema de nivelado sobre la base.  
Ante  el  problema  del  posible  mojado  de  las  balas  de  paja  que  pudieran 
ocasionar  un  sobrepeso,  optamos  por  atar  cada  bala  a  la  estructura 
cubriéndola  y  destapándola  con  un  plástico  cada  día,  y  por  construir  dos 
refuerzos interiores por cada lateral desde un tercio de la estructura central y 
paralelamente al suelo, hasta el lateral de la pirámide.  
En  cuanto  a  las  balas  de  paja  cubrientes  sobre  la  puerta  de  acceso  al 




sonoras  nos  encontramos  con  que  debíamos  colocar  dos  “móviles”  de  cinco 
cabezas cada uno, colgando en diferentes extremos en su interior y que debían 
poder colgar sin tocar las paredes. Además debían estar equilibrados junto con 
el  cableado  que  recorría  desde  el  interior  de  las  cabezas  (con  dos  pequeños 
altavoces  X‐mini:  Sound  Beyond  Size  en  cuatro  de  ellas)  hasta  la  mesa  de 




conseguir diferentes  tonos de agudos  y  graves, desde  la parte  superior de  la 
columna central hasta la base; ocho pequeños altavoces colocados hacia arriba 
que  se  movían  junto  a  las  palomitas  que  había  en  su  interior  al  crear  un 
pequeño  corto  circuito  con  dos  cables  pelados  que  eran  simulación  de  la 
mecha  del  falso  explosivo  que  lo  envolvía;  un  muelle  colgado  que  creaba 
sonido al moverlo; etc. 
Por  último,  se  podían  tratar  las  señales  que  transmitían  los  piezos 
conectados  por  un  conector  Jack4  a  la  mesa  de  mezclas,  consiguiendo  la 
variación  del  nivel  sonoro  de  cada  entrada,  ecualización,  efecto  de  envío, 





































In  the  chAIR  es  el  resultado  de  un  proyecto  escenográfico  individual  de 
medidas variables para el café‐teatro del Espai Rambleta. Este proyecto surge 







Posteriormente  tras  presentar  el  presupuesto  total  de  la  obra  fue 
seleccionada, realizándose a escala real en el lugar indicado. 






Una  vez  descargadas  en  el  espacio  se  tuvo  que  convivir  con  algunos 




dificultad  surgía  en  la  confección  de  la  estructura  que  debía  cogerse  de  las 


























Además  el  comité  y  responsables  del  Espai  Rambleta  expusieron  la 
necesidad  de  un  fácil  desmontaje  en  caso  de  retirada  urgente,  a  lo  que 
planteamos una estructura por bloques de entre tres y cuatro sillas. En el caso 
del  lateral de mayor carga de sillas, el de tres bloques, unimos por una parte 
los  dos módulos  que  unían  el  suelo  con  la  pata  del  truss  con  varilla  roscada 






















posibilidad  de  construir  una  obra  escultórica  colectiva  para  la  fachada  del 
Ayuntamiento  de  Alcalá  de  Xivert  (Castellón).  El  encargo  era  construir  una 




















fragmentar  la  pieza,  recurso  usado  en  la  falla,  teniendo  que  dividir  en  tres 
partes la zona de la cara para facilitar tanto su retirada por la puerta como su 
transporte en camioneta.  
Los materiales  que  se  utilizaron para  la materialización de  la  idea  fueron: 
poliestireno  expandido,  fibra  de  vidrio,  resina  acrílica,  gotelé  con  cola  para 
impermeabilizar,  pintura  plástica  sobre  el  gotelé  y  látex  como  ultima  capa 
aislante;  por  otro  lado  se  hicieron  los  cinco  flecos  por  separado  que  se 
confeccionaron  con  tela  de  charol  y  tela  de  gallinero.  El  uso  de  materiales 






les  agarraron  una  estructura  metálica  de  acero  inoxidable  previamente 
soldada.  En  el  caso  de  los  flecos,  a  la  varilla  interior  se  le  enganchó  una 
extensión  de  caña  silvestre  rota  en  su  punto  flexible  que  permitió  crear  la 
curvatura de los mismos.  
Adaptándose  a  los  pequeños  inconvenientes  que  presentaba  la  fachada, 
entre ellos el balcón  superior de poca  carga,  se  tuvo que  resolver allí mismo 
una estructura metálica para que el peso se distribuyera en dos puntos sobre 
la fachada del muro de carga, poniendo cuatro tacos térmicos para una buena 








































Un  trabajo  que  aún  a  día  de  hoy  no  está  terminado  es  el  encargo  de  la 
Societat  Musical  Amics  de  la  Música  de  Benifaraig  y  los  Clavarios  de  Santa 
Cecilia de Benifaraig. Hasta el momento  la  iglesia de dicho pueblo carecía de 
una  Santa  Cecilia  propia  para  las  procesiones,  lo  cual  les  obligaba  a  pedirla 
prestada del pueblo de Massarrojos la imagen de Santa Bárbara. La propuesta 










Tanto en  la  idealización, exageración y  fantasía en  la  forma de sus pliegues y 
ropajes  y en el uso del  color dorado para algunas  superficies.  En  cuanto a  la 
simbología  de  la  orfebrería,  el  lirio  que  agarra  con  su  mano  izquierda, 
representa a  los  santos mártires de  la  iglesia  católica.  La  custodia empuñada 
con  su  mano  derecha,  guarda  el  cuerpo  de  Cristo  en  su  interior.  Y  la  torre 
simboliza el castillo en que fue encerrada y asesinada por ser cristiana. 
 
 Ahora  la  tarea  es  hacer  una  copia  de  esta  Santa  Bárbara  cambiando  sus 
elementos que  la caracterizan. En  la copia se seguirá respetando el  lirio en  la 





de  escayola  (con  escayola  Álamo  50)  para  un  positivado  en  escayola  (Álamo 
70)  sobre  el  cual  se  perfeccionarán  los  pliegues  y  demás  detalles. 
Posteriormente  se  hará  una  mímesis  de  talla  en  madera,  será  lijada  y 
policromada  y  decorada  con  pan  de  oro  en  grecas  y  adornos,  todo  ello  con 
materiales que resistan el paso y inclemencias del tiempo. 
El  modelado  de  esta  pieza  de  gran  envergadura  ha  requerido  de  una 
estructura interior de hierro en todas  las extremidades, soldado con soldador 
eléctrico,  y  un  alma  de  poliestireno  expandido  para  aligerar  peso  de  la  obra 
sobre la que se ha colocado tela de gallinero para agarrar la arcilla que además 
ha sido encordada. En cuanto al modelado de las manos  se ha hecho un molde 
de  manos  y  pies  con  alginato  de  un  modelo  femenino  con  sus  respectivas 













































elementos de  la  naturaleza despertó unas  sensaciones que nos hacían  sentir 
parte  de  la  naturaleza,  encontrando  el  bienestar  físico  y  psíquico  durante  el 
contacto táctil y visual. Ello provocó un interés en crear formas orgánica. Todas 
estas  formas  construidas  al  azar  eran  efímeras  y  sin  ninguna  finalidad 
aparente. Unas veces  se utilizaban  las  ramas, palos,  cañas, piedras, desechos 
encontrados,… para construir pequeñas casitas bajo y arriba de un árbol, que 
provocaban  la  misma  sensación  de  sentirse  envuelto  por  la  naturaleza  que 
habíamos  tenido  desde  pequeños  en  el  huerto  del  abuelo,  lugar  en  el  que 
crecimos y aprendimos a trabajar.  
Otras  veces  también nos  veíamos haciendo  surcos  y  canales para asimilar 
como se creaban solas las líneas que dibujaba el agua de las olas del mar y del 
agua que  regaba el  campo cuando se adapta a esa  forma excavada; a  su vez 
amasábamos y nos impregnábamos con el barro que se creaba al mezclarse el 
agua  con  la  tierra,  notando  el  fluir  espeso  entre  nuestras  manos.  Todas  las 
experiencias,  junto  al  interés  por  el  dibujo,  la  pintura  y  la  creación  de 
estructuras  y  formas  tridimensionales,  nos  llevaron  al  arte  como  medio  de 
exploración y creación. 
Finalizando el primer curso de Bellas Artes los profesores Pilar Crespo y Toni 



















Translacions: Dona‐Arbre  realizada  el mes  de  noviembre de  1973  en  Sant 















El  Realizar  un  agujero  en  el  horizonte  del  suelo  para  enterrarse  medio 


















Como  principales  objetivos  se  encontraba  el  descubrir  la  naturaleza  como 
recurso  escultórico  y  el  practicar  los  recursos  expresivos  vinculados  a  lo 
natural. A la hora de desarrollar en profundidad los distintos pasos del proceso 
creativo,  se  tomó  como  idea  inicial  la  posibilidad  de  combinar  las  diferentes 
raíces  de  naranjo,  materiales  naturales  diversos  con  los  que  se  pudo 
experimentar y aprender técnicas de manipulación. Esta propuesta se redirigió 
hacia  un  trabajo  de  Land  art,  como  una  actividad  artística  circunstancial,  sin 
programas  ni  manifestaciones  estéticas  y  con  todas  las  libertades  que  el 
planteamiento ofrecía. Tras analizar el entorno se materializó e instaló la pieza  





arrancadas  del  campo  del  abuelo.  Este  entrelazamiento  formó  una  esfera 
situada  en mitad  del mismo  y  rodeada  por  una  serie  de  pequeñas  líneas  de 










Iniciado  el  tercer  curso  seguimos  el  trabajo  proyectual  en  las  siguientes 
asignaturas:  Instalaciones,  Arte  público,  Escultura  y  técnicas  de  creación  y 
Escultura y naturaleza.  
En  estas  asignaturas  el  proyecto  rondaba  entorno  a  la  casa,  el  cobijo,  el 
dolor, la naturaleza, el cuerpo y la herida.  
Por  un  lado  la  casa,  sus  paredes,  representaban  esa  piel  que  cubre,  que 
acota un espacio determinado y que nos protege dando la sensación de cobijo, 
seguridad y amparo, cuándo el dolor proveniente del exterior repercute en el 
interior y está presente en el  cuerpo. En  los proyectos  se entendía el  cuerpo 
como  un  elemento  más  creado  por  la  misma  naturaleza.  Es  por  ello  que  el 
dolor  que  se  siente  nos  deja  una  herida  fruto  de  la  reflexión,  que  nos  hace 
volvernos hacia nosotros mismos y refugiarnos en el interior de las paredes del 
cuerpo. Ese es el momento en que cerramos  los ojos,  la puerta de  la  casa,  y 
reflexionamos.   
Estas  reflexiones  se  materializaron  y  desarrollaron  en  la  asignatura  de 
Escultura y Naturaleza 2012/2013 impartida por el profesor Evaristo Navarro, y 





Vital  que  es  una  pieza  escultórica  instalativa  en  la  que  se  ensalza  como 




que  simbólicamente  representan  el  vínculo  entre  vidas,  identificadas  con  la 













También  Arrels  en  la  que  a  partir  de  un  bloque  de  arcilla  cruda  y  seca, 
íbamos tallando y redirigiendo la forma a partir de la idea de raíz que se sentía 
y se imaginaba durante el momento de sustracción del material. 
En  la  parte  de  adición,  creamos  Cos  Fragmentat  con  Gres  NT,  una  raíz 
modelada en tres partes que representaban las cicatrices que nos fragmentan 
el  cuerpo  y Cos  d’Agulles,  una  pieza  escultórica  de  gres  cocido  en  forma  de 
raíces que abrazan y crean formas curvas en el espacio. 



























en  que  se  vuelven  a  tomar  elementos  de  la  naturaleza  como  recurso 
escultórico  para  elaborar  piezas  Site‐specific  en  la  huerta.  Se  construyó 
Protecció d’agulles formada por la superposición de cañas que dibujaban en el 
suelo  una  forma  circular  y  que  a  modo  que  ascendían  y  se  estrechaba  su 
anchura,  creaban una cubierta  semicircular a modo de  iglú con una obertura 
circular en la parte superior. 
Estas cañas son metáfora de  las agujas médicas que provocan dolor, pero 



















Tanto  la  arcilla  de  alfarería  como  el  Gres  CT,  son  dos  materiales  de 







debe  cocerse  a  baja  temperatura  (entre  950  y  1100º  C)  para  que  no  se 
deshaga,  el gres puede soportar altas temperaturas. 
Con  las  distintas  temperaturas  de  cocción  podemos  obtener  diferentes 





















marcas  y  relieves  dibujadas  por  las  huellas  dactilares  que  actúan  como 
testimonio de algo físico: la piel, superficie de mi cuerpo. 
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Esta  forma  resultante  con  un  previo  secado  de  un  día  aproximadamente 
será  introducida  en  el  horno.  Como  hemos  comentado  anteriormente, 
depende del  color que queramos obtener  coceremos  las piezas  a  alta o baja 
temperatura teniendo el cuenta el tipo de material. 
Una  vez  cocidas  las  piezas  y  teniendo  en  cuenta  la  reducción  del  orificio 
interior,  les  pasaremos  un  hilo  de  palomar  con  un  grosor  de  2mm  que 
conformará  una  serie  de  puntos  en  una  línea  flexible,  dada  por  el  hilo  de 








El  apretar  es  síntoma  de  dolor,  refleja  resistencia  hacia  él,  por  lo  que  el 
barro amortigua esa autodestrucción y nos conduce al placer. 
El dolor como fuente de creación  , modela el cuerpo, el cuerpo modela el 
material,  el  material  modela  el  cuerpo  y  el  cuerpo  modela  el  dolor 
desembocando en el placer. De este modo se obtiene un ciclo cerrado: dolor, 
cuerpo, materia, cuerpo, dolor convertido en pieza. 
Para  la  realización  de  las  diferentes  obras  realizadas  con  la  naturaleza  se 
han  tomado  como  referentes  plásticos  a Giuseppe  Penone, Mario Merz,  Eva 
Lootz y Andy Goldsworthy, Richard Long, Nils Udo entre otros.  
Pero realmente los artistas influyentes en la obra sobre el cuerpo han sido: 
Giuseppe  Penone  con  su  obra  Alpes  marítimos.  Continuará  a  medrar  agás 
naquel punto  (1968).  Frida Kahlo  con El  venado herido  (1946). Ana Mendieta 
con  Glass  on  Body  (1972)  y  Barbara  Kruger    con Memory  is  your  image  of 
perfection (1981). 










Para  Ana Mendieta,  significaba  lo  mismo  el  vacío  del  aire  que  para  Yves 











Barbara Kruger en Memory  is  your  image of perfection  1981, muestra esa 
radiografía de un esqueleto de un cuerpo de tamaño superior al natural, que 
resplandece  una  luz  blanquecina  sobre  un  fondo  negro  y  sobre  el  esqueleto 






J.  A.  Ramírez:  la  transpariencia  parece  ser  para  Kruger  una  manera  de 
contemplar la esencia9.  
Es una  forma de  fosilizar el dolor, mediante  la presión y el  calor, el  fuego 
hace  el material  eterno  y  a  su  vez  hace  eterno,  la  esencia  de mi  cuerpo:  el 
dolor.  
El  secar  del  gres  hace  un  guiño  al  cicatrizar  de  las  heridas.  Ambos  son 
procesos que necesitan de  tiempo para  endurecer  y  curar.  Estas  heridas  son 
como  los  tatuajes:  unas marcas  irreversibles.  De  los  tatuajes  eres  dueño  del 
acto de hacértelo, mientras que de las heridas en ocasiones la vida te las trae y 
en otras ocasiones eres tú el que las registra.  El paso de lo crudo a lo cocido, 













La  repetición  de  la  forma  es  un  modo  de  dar  cuenta  de  un  repertorio 
industrializado,  seriado  en  que  las  repeticiones  están  basadas  en  simples 
permutaciones, donde  la proximidad entre ellas y  la continuidad se convierte 
en una relación topológica fundamental del grupo que origina la seriación. 
El  hombre  de  todos  los  tiempos  ha  sentido  el  impulso  de  proyectar  e 
inscribir su imagen y huella en el tiempo. Esta forma de tapizar el mundo con 
su recuerdo se encuentra desde las cuevas prehistóricas hasta hoy en día, una 
estampa  que  ha  sido  el  punto  de  preocupación  para  algunos  de  nuestros 
artistas de referencia como Giuseppe Penone. En la mayoría de sus obras nos 
habla  sobre  la marca  grabada  en  diferentes  tipos  de  superficies,  como  en  la 
obra Desenvolver  la  propia  piel  1971,    una  intervención  en  que  empleaba  el 
gesto de apretar para dejar huella sobre superficie pero sin alterar la forma. 
En  cambio  para  nuestra  obra  necesitamos  un  material  que  registre  un 
cambio  en  su  forma.  La  clave  del  proceso  en  nuestra  escultura  recae  en  la 
acción de  apretar,  una  forma de  entender  la materia  y  proyectar  las  señales 







Antes  de  proyectar  estas  líneas  digitales  sobre  el  gres  y  barro  rojo  para 
crear el negativo del cuerpo cerramos los párpados e imaginamos, el acto del 
que  nos  habla  Giuseppe  Penone:  La  condición  del  sueño  es  la  ceguera.  Se 



















su  gesto  depende  de  un  largo  tiempo.  Mientras  que  este  proceso  nos  ha 
costado varios meses, para quien vea el trabajo acabado le costará el instante 
de  la  percepción  visual.    No  obstante  esta  sencillez  en  el  gesto  es  lo  que 
responde a la amplitud del proyecto.  
Lo que Giuseppe Penone considera en sus obras principales sobre la piel es 




interés  como memoria.  Porque  una  obra modelada  por  un  guante  de  barro, 
eliminaría la carga poética de nuestro trabajo. 




a  los  vegetales obligados a  vivir  eternamente bajo el peso de  los  “gestos” de 
sus  vivencias.  Al  árbol  no  le  está  permitido  olvidar:  son  sus  contorsiones,  su 
equilibrio,  el  reparto  armonioso  de  sus  masas,  su  perfección  estática,  la 
frescura de su modelado, la pureza de su estructura unida al carácter compacto 
de su superficie de bronce los que hacen de él una escultura viva. Producir una 
columna  viva.  Producir  una  columna  hecha  de  gestos  superpuestos  es  como 
construir  un  árbol.  Forjar  y  fijar  las  líneas  de  fuerza  del  soplo  en  un  punto 
teniendo  en  cuenta  el  conjunto  de  los  soplos  reales  y  probables    que  tienen 
lugar en este espacio, es producir una escultura. Al imprimir un movimiento de 







Esta  obra  es  una  de  las  esculturas  realizadas  durante  su  estancia  en 
Möndchengladbach (ciudad del estado federal de Renania del Norte‐Westfalia, 
Alemania)  modelada  con  yeso  y  barro,  material  rudimentario  encontrado  in 
situ, directamente con las manos, en las que despliega la propia piel y proyecta 






tomamos  agua  por  la  boca,  y  fluye  como  el  río.    Sería  contrario  a  la  obra 
totalmente  horizontal,  como  muestra  de  aquello  que  no  fluye  y  está 
estancado.  Estaríamos  hablando  de  términos  totalmente  distintos  que 
caracterizan a ambas piezas: sólido, fluido, duro, suave, positivo, negativo. 
Otro  de  los  textos  de  referencia  que  escribe Giuseppe Penone  en  el  libro 
Respirar  la sombra que nos interesa por su contenido personal, sin ser textos 
con  vocación  literaria,  pero  que  recrean  con  claridad  y  sencillez  sus 
pensamientos en los que nos vemos reflejados, es: 
La condición del agua es la horizontalidad, la condición de la escultura es la 
verticalidad.  Levantar  el  agua  es momento  poético.  La  condición  del  agua  es 
informe,  la  condición  de  la  escultura  es  la  forma.  Dar  una  forma  al  agua  es 
momento poético. La condición del agua es la fluidez, la mutación, la condición 
























abajo  respecto  a  las  demás  es  la  que más  destaca,  ya  que  el  hombre  puede 
modificar el delante y detrás y derecha e izquierda mediante el giro del cuerpo, 
mientras que el arriba y abajo está condicionado por la postura enderezada del 
hombre.  Aunque  el  hombre  se    mueva  en  infinitud  de  direcciones  en  el 






En  gran  parte  se  es  dueño  de  estas  direcciones.  En  este  cambio  de 
dirección,  el  cuerpo  deja  lo  que  era  el  delante,  el  espacio  que  se  encuentra 




espacio.  Pero  por  mucho  que  me  vuelva  y  gire,  el  eje  vertical  permanecerá 
invariable  y  por  él  esta  determinado  el  plano  horizontal…De  este  modo 
podemos  definir,  como  primer  y  simplísimo  principio  estructural,  que  el  eje 
vertical  y  el  plano  horizontal  forman  en  común  el  esquema  mas  simple  del 
espacio concreto17.  
Sobre el eje horizontal posamos nuestro cuerpo verticalmente erguido. La 
postura  vertical,  el  caminar  sobre  el  suelo  hacia  delante,  es  muestra  de 
proseguir,  de  estar  ocupado  en  algún  trabajo,  de  tener  una  orientación 
determinada para  realizar  alguna  actividad. De  este modo nos  encaminamos 



















y  todo  deja  de  ser  monótono,  reflexionamos  sobre  la  irregularidad  del 
presente    y  “echamos  la vista atrás”.  Solo pensamos y  reflexionamos cuando 
nos afecta.  
En  la  postura  vertical,  el  avanzar  y  el  retroceder  pertenecen  a  un  estado 











Ahora  el  “delante”  y  el  caminar  del  cuerpo  se  ven  interrumpidos,  y  el 
cuerpo se presenta sobre una mesa yacido paralelamente a la línea horizontal 
del suelo. El cuerpo ha pasado a ser un objeto  sobre el que se va a intervenir y 
modificar  su  forma  simétrica.  Es  solo  cuando  se  modifica  su  forma  cuando 
reflexionamos sobre el trayecto de la vida.  
La pieza es una instalación escultórica compuesta por varios centenares de 




con  el  que  podrán  auscultarlo  a  la  vez  que  lo  mueven  y  escuchan  el  ruido, 
entendido  como  vibraciones  irregulares  que  dan  esta  sensación  confusa,  sin 
  Sobre la mesa. Cristian Gil Gil  37 




Este cuerpo se hallará bajo  la penumbra de  la habitación en que todas  las 
ventanas  permanecerán  cerradas,  y  tan  sólo  habrá  una  luz  que  de  manera 













modo  de  mesa  de  intervenciones  quirúrgicas,  significa  darle  mayor 
importancia y atención que al  resto de elementos. Friederich Bollnow estima 
que ese centro está definido óptimamente en el hogar por la cama, pues este 
es  el  lugar  de  donde  el  hombre  se  levanta  para  ir  a  su  labor  diaria  y  al  que 
vuelve  después  de  su  trabajo.  Para  él,  cada  día  comienza  (en  circunstancias 
normales)  en  la  cama  y  termina  en  ella…  así,  pues,  en  la  cama  se  cierra  el 
círculo del día y de la vida. Así consigue –en el sentido más profundo‐ la paz18. 

















Los  filólogos  lo  relacionan  con  los  antiguos  vocablos  nórdicos  hvila  =  
“cama”,  y hvild  =  “tranquilidad”. Por  lo  tanto,  la  cama es el  lugar en que, en 




el  espasmo,    viertes  curación  en  la  sangre;  nos  das,  a  nosotros  que  nos 
apartamos,  extraviados  de  la  meta  y  vacilamos  en  el  viento,  una  estrecha 
sensación, felizmente, de estar amparados19.  
La  cama es  un  lugar  de  amparo no  solamente para dormir.  El  hombre en 
todo  momento  de  la  vida  se  mantiene  erguido  menos  en  el  momento  de 
acostarse  para  yacer  en  la  cama.  He  aquí  una  relación  entre  el  estar  de  pie 
(posición  vertical)  y  el  yacer  (posición  horizontal).    El  estar  de  pie  nos 
condiciona  a  soportar  la  fuerza  natural  de  la  gravedad  a  la  cual  nos 





Este  concepto hace entender  la postura del hombre al  acostarse. Al  estar 
acostado  el  hombre  puede  o  no  estar  despierto,  al  contrario  que  erguido, 
estado  en  que  se  tiene  otra  relación  con  el  mundo,  solamente  puede  estar 
despierto, porque al dormirnos  se pierde la tensión de la postura erguida. 






sentido  puramente  exterior:  en  el  mundo  normal  del  hombre  erguido,  la 
distancia  de  las  cosas  y  el  orden  entre  ellas  están  determinados  por  su 
asequibilidad,  es  decir,  por  el  movimiento  (virtual)  que  sería  necesario  para 








separas. En nuestro caso,  la  cama se convierte en un elemento  fusionado   al 
cuerpo  del  cual  no  nos  despegamos.  El  hombre  después  de  levantarse  de  la 
cama sale al trabajo, penetra en el mundo junto a la masa de gente donde en 






y  de  convertirse  en  una  excursión  inhabitual.  Al  regresar  a  ella  entendemos 
que regresamos a nuestro hogar al que nos acoge.  
 La  cama  como  centro  se  ubica  en  un  lugar  del  que  equidistan  los  demás 
elementos  que  la  rodean.  El  permanecer  yacido  sobre  ella  solo  nos  permite, 
con  la  luz encendida, alcanzar con  la vista a  través del vacío esos objetivos o 
puntos cercanos de la habitación. 
En  la  condición  de  que  el  cuerpo  pueda  moverse  por  su  propio  pie,  la 








Si  la  luz  se  apaga  estamos  perdidos,  ese  camino  se  pierde  ante  nuestra 




los  objetos  y mantener  un  tacto  visual.  Así  nuestro  trabajo  se  asimila  al  que 
hizo Rebecca  Horn en su obra Finger Gloves, 1972, en el que se colocó un par 
de  guantes que  simulaban  la  extensión de  los  dedos,  hechos  con madera de 
balsa  y  tela  en  color  negro,  para  así,  igualmente  tener  una  experiencia 
sensorial  a  partir  del  tacto  y  engañar  al  cerebro  y  hacerle  creer  que 
verdaderamente  se  está  tocando  un  objeto.  Esta  obra  está  relaciona  con 
nuestra  experiencia.  La  artista  se  encuentra  ubicada  en  el  centro  de  la 








artes,  como  no  es  aventurado  suponer,  como  medio  de  expresión  para 
reforzar  su  interés  por  el  arte  corporal  tras  una  enfermedad  que  la  obligó  a 
mantenerse  en  cama  durante  un  periodo  largo  de  tiempo.  De  este  modo 
profesionalizó  su  trabajo  escultórico  y  comenzó  a  trabajar  con  extensiones 
corporales  y materiales  acojinados,  de  textura  suave  y  algunos  ligeros  como 
vendas y pinturas. Para R.Horn el cuerpo es objeto y debe ser manipulado para 
exaltar sus posibilidades. 
Otra  de  sus  obras  también  conocidas  en  que  hace  extensiones  de  su 
propio  cuerpo  es  Pencil  Mask,  1972:  máscara  de  nueve  correas  a  modo  de 
cuadrícula, en cuya intersección colocaba lapices para que con el movimiento 
de  la  cabeza  los  lápices  dibujaran  sobre  la  superficie  en  que  ejercitaba  el 
movimiento.  



















saber  la  distancia  que  nos  separa  respecto  a  los  elementos.  El  agradecer  el 
sonido del gotero, el cuerpo como instrumento de percusión,  el murmullo de 
la gente, el sonido de los automóviles del exterior (que nos hacen imaginar en 
que dirección van, si  frenan, si  colisionan, si  son de gran cilindrada, si es una 
moto,…)  los  andares  del  pasillo,  el  abrir  de  la  puerta,…  y  otra  vez  la  luz  que 
permite el diálogo visual. Y  todo ello  teniendo presente  la  imaginación como 
protagonista del paso del tiempo. 
Nos  referimos  así  a  todo  aquello  que  al  ser  humano  le  podía  ayudar  a 
actuar  con  independencia  ,  le  favorecía  en  la  búsqueda  de  satisfacciones 
personales, es decir gracias al caminar podía moverse hacia un lado y cuando 






para  llamarnos  la  atención  era  el  uso  de  una  amplia  gama  de  colores  que 
resaltaban ante el blanco de las paredes y camas que envolvían la habitación.  
Estos juguetes, en ocasiones , servían como una prolongación del brazo con 
los  que  se  intentaba  acercar  el  agua,  u  otros  elementos  próximos  pero 
inalcanzables.  
La  capacidad  creativa  incrementaba  a  partir  de  la  monotonía,  el 




simple  que  te  rodea,  sin  la  necesidad  de  ir  a  buscarlo  a  ningún  lugar  para 
conseguirlo.  Con  esto  nos  referimos  a  la  utilización  de  la  misma  cama  y  las 
sabanas  para  taparse  entero  y  hacer  una  cueva  donde  esconderse  o  la 
utilización de los juguetes, no con su finalidad principal, si no como elementos 
varios con los que hacía torres de equilibrio y formas diversas.  
Entre  el  surgir  de  las  nuevas  ideas,  también  se  empleaba el  cuerpo  como 
objeto  de  diversión.  Recordándonos  esas  formas  extrañas  que  conformaban 
las  extremidades  de  nuestro  cuerpo.  Una  de  ellas,  con  la  elasticidad  de  las 






Realizar  esta memoria  nos  ha  supuesto  un  ejercicio  de  reflexión  sobre  el 
proceso creativo desarrollado durante los últimos años. Entender que en este 
periodo de tiempo hemos aprendido a conocer los materiales como el gres, el 
barro,  la  piedra,  la madera,  el  bronce,  el  latón,    etc.  Y  sus  procesos  que  los 
conforman como, sustracción, adición, ensamblaje, construcción,  fundición. Y 
todo ello de manera que han ido transformando nuestra reflexión plástica. 
Hemos  elegido  y  definido  el  tema  de  la  identidad  personal  y  hemos 
entendido  también,  que  desde  ella  construimos  nuestro  discurso.  Todo  esto 
nos  ha  llevado  a  conocer  y  valorar  el  entorno  de  la  huerta  como  paisaje 
cotidiano que nos vincula a la tierra y nuestra memoria. 
Con esta conformación de los materiales y del trabajo plástico, después de 
este  tiempo vemos  la evolución de nuestros planteamientos y observamos  la 
necesidad de continuar profundizando en ellos.  
Finalmente,  nos  sentimos  satisfactoriamente  enorgullecidos  de  todo  este 
período  que  nos  ha  servido  para  adquirir  una  educación  estética    y  alcanzar 
una  capacidad  de  iniciativa  propia  y  automotivación  que  nos  ha  ayudado  a 
tener  una  visión  creadora  e  innovadora  para  enfrentarnos  al  mundo  real,  y 
sobre todo consolidar un proyecto personal. Éste proceso ha sido decisivo para 
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